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TARTU, FESTIVAL DRAAMA 01
Estonia, un teatro con pulso
José Gabriel López Antuñano
La ciudad universitaria de Tartu, situada a doscientos kilómetros hacia el suroeste de la
capital de Estonia,Tallinn, acoge cada dos años el festival de teatro de ese país, en el que par-
ticipan montajes seleccionados entre los más de cien estrenos de las dos temporadas prece-
dentes, que se celebran en un país con un millón y medio de habitantes.Tartu dispone de cua-
tro teatros: el más antiguo con una estructura a la italiana, Vanemuise Suur Maja (escena
pequeña); un segundo con mayor capacidad, disposición frontal y posibilidades para albergar
producciones de ópera, Vanemuise Váike Maja (escena grande); otro de nueva construcción,
Sadamateater, una sala polivalente levantada por un empresario privado, aunque de momento
la haya alquilado a la municipalidad, que es la que regenta los dos teatros Vanemuise; y un
cuarto teatro, el Lab, situado en la otra orilla del río, destinado al teatro infantil.
El Festival de Tartu, Draama 2001, pretende no sólo mostrar los mejores espectáculos, a
juicio de un crítico designado para tal menester, sino también el de conceder unos premios a
los mejores según criterio de un jurado internacional que se renueva para cada edición del
certamen; y es asimismo una oportunidad para pulsar la situación del teatro estoniano, Asis-
tía al Draama por segunda vez, la primera fue en el año 1999 y quedó reseñada en el número
18 de esta publicación, y comparativamente con el nivel mostrado en el 1999 habría que
hablar de retroceso, cuestión extraña cuando el nivel actoral es muy alto, a causa de unos estu-
dios serios de arte dramático y del desarrollo de la profesión con continuidad.
Entre las causas que podrían esgrimirse para tratar de explicar este bajón relativo, podría
señalarse la lógica de las cosechas vinícolas que, por motivos imponderables, unas resultan
mejor que otras; pero junto a este avatar, existe otra razón que proporciona una justificación
más plausible: el cambio de política en la selección de espectáculos. En el Draama 2001, se ha
intentado la participación de producciones de todas las ciudades y lo más representativo de
los diferentes estilos de hacer teatro en Estonia. De este modo, en Tartu se han presentado
montajes de cuatro ciudades: la anfitriona,Tallinn, Párnu,Viljandi y del Teatro Nacional de Esto-
nia (Eesti Draamateater) con sede en la capital; y representativas de diferentes concepciones
teatrales, por su estilo: así, junto con un modo de entender el teatro que podría calificarse de
tradicional, se ha visto teatro en una sala polivalente con nuevos lenguajes escénicos, lo que
podría denominarse, traducido a nuestros esquemas, teatro alternativo, y una producción del
Teatro Ruso de Tallinn (Vene Draamateater) en lengua rusa.Asimismo se han buscado las pro-
puestas sustentadas sobre autores estonianos (Jeanus Andreus Nooremb —un seudónimo
que agrupa a Madis Kóiv y Hando Runnel—, Jaan Tate y Antón Hansen Tammsaare) o sobre
la novedad de autores contemporáneos como el finés jouko Turkka o la rusa Olga Muhhina.
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Este aluvión de criterios justifica que no se haya contado con lo mejor, sino con lo mas repre-
sentativo de cada casa.
Las propuestas más interesantes
Una de las características del teatro de Estonia se concreta en la excelente preparación de
los actores, que estudian arte dramático en el conservatorio y después realizan otros cursos
de ampliación de estudios en el propio país. Se percibe la presencia de un método, que bebe
en Stanislavski, o, mejor dicho, en lo que llega de este director a través de su discípulo Michael
Chéjov. Sus conocimientos y condiciones les aboca a la verdad, la naturalidad y la versatilidad
en la interpretación. Los directores de escena no se encuentran con problemas de entidad a
la hora de escogen puesto que abunda lo bueno entre los actores de todas las edades, y a la
dirección de éstos sobre la escena consagran una buena parte de su tiempo, así como a rea-
lizar una dramaturgia rigurosa que se aprecia como fundamento de cualquier puesta en
escena; sin embargo, a veces, se echa en falta un sentido global del espectáculo, un no acertar
con el modo de ensamblar en la unidad del escenario, coreografías, disposición de posibles
figurantes, correcta utilización de la luz, el apoyo en una escenografía significante que, acaso,
por falta de medios resulta algo pobretona.
Estos problemas se evidenciaron en mayor medida en esta edición de Draama 01, a la que
faltaron importantes directores estonios con una destacada trayectoria acrisolada, como Elmo
Nüganen, Mikk Mikiver, Karussoo o Lembit Peterson, que, junto a Priit Pedajas, que presentó
un espectáculo en el festival, son los más representativos de la escena estonia, con capacidad
para formular propuestas de altura donde se combina la excelente dirección de actores con
el sentido global del espectáculo. Con las ausencias reseñadas, el peso de Draama 01 recayó
sobre dos jóvenes directores de escena,Tonu Lensment (1974) y Jaanus Rohumaa (1969), que
dirigieron dos espectáculos cada uno; junto a ellos, otros más veteranos, que sobrepasan el
medio siglo, como Kalju Komissarov, Mati Unt y Rein Agur A esta relación de oriundos, se
suman Yuri Yeryomin, director del teatro Puchkin de Moscú, o el finlandés Erik Sóclerblom del
Q-teater de Helsinki.
Aproximación de Frie! a Chéjov
Nueve espectáculos del festival se presentaron en los tres teatros deTartu,Vanemuise Suur
Maja (escena pequeña), Vanemuise Váike Maja (escena grande) y Sadamateater, y Los aristó-
cratas en una vieja mansión, construida a principios del siglo xx sobre una de las laderas de
una pequeña colina arbolada, que ofrece en otoño unas tonalidades maravillosas. Pedajas, el
director del Teatro de Estonia, que ha presentado este espectáculo en la sede de su teatro en
Tallinn y también en alguna vivienda señorial de esta ciudad, buscó este entorno para la repre-
sentación de este drama del irlandés Brian Friel.
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Los aristócratas muestra la decadencia de una familia rural irlandesa y el director quiso
poner en evidencia esa situación desde que el espectador accede al espacio de la representa-
ción; así, el drama se representa en el interior de una desbaratada mansión, vivo ejemplo de un
ayer de esplendor: los ciento cincuenta espectadores, sentados sobre un pequeño graderío,
contemplan una amplia sala de estar, amueblada con un mobiliario decadente. A la estancia se
accede desde un vestíbulo, seguido de un pasillo con una zona más amplia, donde un piano y
un violín hacen sonar melodías melancólicas, invitando a adoptar el tono de la representación.
Esta ambientación se completaba con un porche anexo al salón que se abría hacia un jardín
descendiente a un pequeño valle, recubierto del amarillo de los árboles de un otoño avanzado.
Esta ambientación buscada se acompañó de otros factores casuales que contribuyeron a crear
un clímax emocional, como la tarde lluviosa, la penumbra y la oscuridad que se cernieron sobre
Tartu. El conjunto, como puede deducirse de esta apresurada descripción, invitaba a crear sen-
siblemente un sentimiento de decadencia, adecuado para asistir al drama de Friel.
Pedajas abunda sobre esta idea y realiza una lectura chejoviana de Los aristócratas, con un
trabajo dentro del naturalismo, animado sin lugar a dudas por el paralelismo que ofrece el
texto de Friel con algunos dramas de Chéjov. De este modo, el espíritu del escritor ruso y, en
cierta medida, el de Stanislavski, se perciben a través del tempo ritmo de la representación, de
la densa atmósfera creada, matizada con una iluminación tenue cargada de intención, a través
de la utilización de muchos objetos para subrayar el ocaso de la familia y provocar la memo-
ria afectiva, del estilo interpretativo, o bien a causa del hincapié que el director hace para que
cada personaje mire hacia su interior, sin olvidarse de la música que se interpreta con los dos
instrumentos mencionados, ejecutada en directo, y que posee un carácter evocativo.
En estas coordenadas, la compañía del teatro de Estonia da vida a cinco hermanos que
acuden a la vieja mansión familiar, para asistir a la boda de Claire. Pero la celebración se trans-
forma en duelo, porque el padre, que vivía acompañado de sus hijas, fallece en las vísperas de
la ceremonia, y los descendientes se ven obligados a enterrarlo. La decadencia de la casa,
subrayada por la escenografía descrita, y por objetos antiguos, telas ajadas que tapizan los
muebles o cierta dejadez en la colocación de los muebles, la presencia de papeles o libros, es
tan sólo un pálido reflejo del declive de la propia familia. Los hermanos reunidos airean sus
miserias: han poseído relevancia y han sido educados en internados de nivel, pero ahora están
presos por diferentes taras: alcoholismo, depresiones, homosexualidad, egoísmo, desesperanza,
fracasos vitales o profesionales, etc. En este ambiente cerrado, que al espectador se le hace
agobiante, la familia se desvanece, del mismo modo que la casa se arrumba, sin que ninguno
de los hermanos quiera coger el timón para sacarles adelante, tan sólo la hermana soltera
parece tener arrestos, aunque será un esfuerzo baldío.Todo lo más, los hermanos reconocen
su impotencia y se ofrecen consuelo mutuo. Junto a los integrantes de la familia, un historia-
dor americano convive con ellos para obtener datos a fin de publicar un libro sobre la aris-
tocracia rural católica irlandesa en su crepúsculo; es un personaje que utiliza Friel tanto para
dar relieve a la historia como elemento estructural a fin de plantear temas a los hermanos que
derivarán en conflictos. Junto a estos personajes, un viejo harapiento, que se encuentra en el
porche, y que de vez en cuando atraviesa la escena, para subrayar esta decadencia. No he
tenido oportunidad de manejar el texto, pero más bien parece un personaje creado por el
director con un valor simbólico.
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Pedajas cuenta con un buen grupo de actores, a los que obliga a diferenciar bien los ras-
gos específicos de cada personaje y a buscar en la memoria emotiva; cuida la organicidad en
la representación, las acciones físicas, y les marca esas tareas y acciones secundarias, derivadas
de la construcción del personaje, que todos realizan cuando no intervienen, transmitiendo ver-
dad y emotividad desde la escena. Al finalizar el festival, Pedajas obtuvo el premio a la mejor
puesta en escena, y tres de sus actores, Tiit Sukk, Sulev Teppart y Ülle Kaljuste, distintos pre-
mios a la interpretación. De entre éstos destaco especialmente a Ülle Kaljuste, que interpreta
un papel secundario, pero con una autenticidad digna de todo elogio, demostrando la impor-
tancia de los papeles aparentemente insignificantes, que adquieren relevancia cuando se actúa
con sentido profesional, bagaje técnico y creatividad.
Los problemas del teatro ruso
El Vene Draamateater, el teatro ruso con sede en la capital, es una compañía de expresión
en lengua rusa, dedicada especialmente a los rusos estonios residentes en este país, que apro-
ximadamente constituyen una tercera parte de la población total. Su repertorio se nutre de
textos de escritores de Rusia, como sucedió con el montaje presentado en el Festival, El idiota,
de Fedor Dostoievski. Esta extensa novela posee, como casi todas las de este autor, una poten-
cialidad dramática que aprovecha muy bien Yuri Yeryomin. La adaptación inteligente presenta
la trayectoria vital del príncipe Myshkin desde que llega a Rusia procedente del extranjero, y
se centra más en las turbulentas historias de amor de Myshkin con Natacha Filippovna y con
Aglaya, que en ese extraño y enfermizo misticismo que destruye su propia vida y la de todos
cuantos le rodean.Yeryomin conoce a fondo la técnica de la adaptación y solventa con oficio
y eficacia sobrada la traslación a la escena de la novela de Dostoievski. La adaptación, que
rehuye de cualquier tipo de narración diegética, se basa en los siguientes elementos: acierto
en la elección de escenas centrales de la novela, que al poseer significación transportan al esce-
nario los episodios mas relevantes, actuando a su vez como acicate sobre la memoria del
espectador al suscitar otros pasajes de la novela, aunque creo que la obra posee coherencia
interna también para un espectador que desconozca el texto del escritor ruso; invención de
signos e imágenes, para crear sugerencias y emociones que remplazan un significativo número
de páginas; apoyo en la mimesis para volcar sobre los personajes múltiples sucesos que acae-
cen entre escena y escena y condicionan su comportamiento; el estudio de cada situación
dramática para ofrecer la novela en su evolución mediante gestos, distancias, movimientos o
tonos de los personajes sobre la escena; por último, incluye en la escena inicial una breve pre-
sentación de algunos personajes que aprovechan para contar retazos de su vida. La única obje-
ción que cabe formular a la adaptación es una excesiva simplificación de algunos personajes.
El director, por otra parte, dispone una escenografía con algunos objetos apuntados, para que
el espectador los asocie a lugares referenciales, dividiendo el escenario en cinco o seis zonas
que representan las diferentes estancias donde se desarrolla la acción.
Con estos elementos,Yuri Yeryomin realiza una propuesta naturalista y fiel al espíritu de
Dostoievski, en la que destaca el sentido de la puesta en escena, claro y evidente, que da la
380
posibilidad de comprender el sentido del montaje por lo que muestra sobre el escenario. Asi-
mismo cuida la interpretación sustentada en unos actores sólidos, maduros en lo profesional,
y capacitados para construir unos personajes muy orgánicos. Dentro de este marco, resulta
muy discutible la caracterización del príncipe Myshkin, que arrastra un comportamiento
externo demasiado evidente de sus rarezas y que se expresa con un tono de voz impostada,
reveladora de un cierto misticismo. Con esta actitud, quizás poco natural, la presencia del prín-
cipe en la segunda parte de E1 idiota termina por cansar y por crear una sensación de artifi-
cio. Sin embargo, es de justicia reconocer que a muchos de los espectadores les convenció
este modo de actuar.
A pesar de los reparos formulados, El idiota fue en mi opinión una de las mejores pro-
puestas escénicas presentadas, que también sirvió para reflexionar sobre algunos de los pro-
blemas presentes en el teatro ruso de los comienzos del nuevo milenio. Insisto, pocas obje-
ciones pueden hacerse a la puesta en escena, la interpretación, el sentido de verdad, etc., en
El idiota, sin embargo, a pesar de éstas y otras virtudes, que rayan en la perfección del hecho
escénico, el teatro ruso, con excepciones, resulta pesado o, tal vez, frío por excesivamente
correcto o demasiado previsible. Al contemplar El idiota y analizarlo con posterioridad, pienso
que en este tipo de teatro pesan demasiado las enseñazas de sus mayores, contra las que
pocos se rebelan, y que éstas impiden una evolución y adecuación al público del siglo xxi: pre-
domina el estudio psicológico de los personajes pero falta alegría, capacidad de juego o de
movimiento sobre la escena; asimismo las escenografías realizadas con madera, y la ilumina-
ción, con un excesivo peso del claroscuro, restan espectacularidad, brillo, luminosidad al tea-
tro. Al presenciar estas representaciones, cada vez se entiende mejor esa expresión de Ana-
toli Vassiliev que definía al teatro de su país como un esturión disecado, para reconocer, más
adelante, que el método de Stanislavski es el punto de apoyo imprescindible, pero que es
necesaria una evolución, insuflar nuevos aires, como lo han hecho además de él, Fomenko,
Dodin, Fokin y algunos más.
Otro texto clásico
Antes de asistir a la representación de Laulatus CLa badal de Witold Gombrowicz, me
preguntaba cómo Mati Unt afrontaría la puesta en escena de un texto interesante pero de
una longitud desmesurada, con abundancia de imágenes, sugeridas por el autor, tan revelado-
res del sentido como el mismo texto, y con muchos personajes que intervienen sin decir pala-
bra. Unt, un veterano director, apenas actúa sobre el texto, con lo que el tiempo de la función
sobrepasa las tres horas, donde las reiteraciones de Gombrowicz en algunos pasajes de
estructura circular se reflejan en escena. Recoge bien el sentido metafórico del texto, una
denuncia del poder, los modos de acceder a él y de ostentarlo, así como las contradicciones
en las que incurren los gobernantes, y lo desvela con tino, apoyado en una escenografía pre-
sidida por un carro de combate y cambiante por la variedad de colores que adquiere el ciclo-
rama o la proyección de sombras, como un dedo dictatorial, con las que logra unas imágenes
bellas y sugerentes; al mismo tiempo, con este diseño escenográfico y con algunos objetos cor-
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póreos que sitúa cerca del proscenio, consigue confrontar realidad y fantasía, clarificar las
numerosas figuras de significación incluidas en el texto. A los actores les marca un tono des-
realizado y . un estilo grotesco para mostrar ese mundo de contradicciones; la respuesta acto-
ra' resulta notable, Sin embargo, los problemas de esta propuesta escénica de Unt radican en
dos extremos: la falta de acierto para mover a unos figurantes bailarines que permanecen
mucho tiempo en escena, demasiado juntos unas veces, estáticos otras, y sin movimientos inte-
grados en el sentido general de la puesta en escena, cuando interpretan alguna coreografía; de
otra parte, la gran escena del Vanemuise queda vacía en demasiadas ocasiones, o, para ser más
exactos, la zona intermedia del escenario entre el proscenio, donde se desarrolla la acción, y
el foro, donde se coloca el carro de combate.
Dramaturgos de Estonia
Como queda escrito líneas arriba, al Draama 01 llegaron tres propuestas escénicas basa-
das en textos de autores estonios: el teatro Endla de Párnu presentó Küüni Tditmine (`Guar-
dando el heno en el granero'), de Madis Kóiv y Hando Runnel; el Tallinna Linateater, Sud ('El
puente'), de jaan Tátte; y el teatro Ugala de Viljandi, Karbes ('La mosca'), de Antón Hansen
Tammsaare. De estos tres autores,Tátte obtuvo el premio al mejor autor autóctono.
jaan Tátte, también actor del Tallinna Linateater,  presenta con Suld una historia de amor divi-
dida en dos partes. En la primera, un hombre y una mujer jóvenes se encuentran en un puente:
él permanece sentado, ella llega buscando un amor, no una aventura, que a tenor de lo que
dice ya ha tenido sin que le produjera satisfacción alguna. Esta parte es un largo monólogo
con una duración de hora y media en el que la mujer coquetea, le intenta provocan unas veces
con gestos o juegos, otras con palabras, le refiere su pasado o los deseos, proyectados hacia
el futuro que espera compartir. Mientras ella habla, el hombre permanece impávido, escu-
chando unas veces, desentendiéndose otras más. Es un monólogo con múltiples matices, poé-
tico en algunos pasajes, dramático en otros momentos, en los que se palpa la amargura de la
soledad, que necesita la gran actriz que encuentra en Liina Olmaru, que a la postre obtendría
el premio a la mejor interpretación femenina, porque el texto posee vida gracias a la capaci-
dad para transmitir de esta joven actriz. Una Olmaru responde a ese tipo de actriz capacitada
para conjugar, merced a la buena técnica y a la sensibilidad, la sencillez y la expresividad en la
construcción de un personaje que lo presenta con gran naturalidad; posee una voz muy cui-
dada con la que matiza; también sobresale por la organicidad. Bien dirigida, realiza un magní-
fico ejercicio de desdoblamiento para dirigirse al público, a su compañero, o bien para hablar
consigo.
La segunda parte, de una duración idéntica, se desarrolla debajo del puente y, por una serie
de signos que Tátte propone, se entiende que trascurre en el mismo espacio temporal que la
historia de la parte superior. Aquí abajo, siete personajes, de edad avanzada a excepción de un
joven, buscan el amor, como la joven mujer. El autor ha querido incluir en una misma pieza dos
historias paralelas e independientes, con la intención de mostrar que no importa la edad
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cuando se busca el amor, sin tener en cuenta que la suma de las dos partes le lleva a una dura-
ción excesiva, al menos, para un europeo del oeste, cuestión que importa relativamente en
éste como en otros países del oriente de Europa. Sin embargo, los problemas de Sud no resi-
den tanto en la duración, como en la radical diferencia de estilos: la primera parte, próxima a
un realismo lírico, la segunda, en clave grotesca; así como en la carencia de conflictos de la
segunda parte, con unas situaciones dramáticas que se alargan sobremanera.
La puesta en escena Jaanus Rohumaa es bastante rutinaria, sin capacidad para solventar
algunos de los problemas planteados por la escritura dramática en la segunda parte. Este joven
director tampoco realizó un trabajo brillante en Inishmaani igerik (Los paralíticos de lnish-
maanil de Martin McDonagh. La comedia, en la que un conjunto de lisiados físicos o mora-
les esperan con impaciencia la llegada al pueblo de un director de cine para rodar una pelí-
cula, es rica en matices, sin embargo Rohumaa prefiere una clave grotesca y un tono enfático
en la dicción. Dispone en la escena excesivos movimientos de actores, a los que obliga a rea-
lizar acciones que se repiten; además llena el área de representación con demasiados objetos
escenográficos que no utiliza, que son redundantes y ensucian la puesta en escena.
Me interesó más Küüni Taitmine, de Madis Kóiv y Hando Runnel, una pieza escrita hace más
de dos décadas y que se ha quedado algo vieja. El tema se plantea como una metáfora de la
vida, donde existe un trabajo que no concluye nunca, en un ambiente cerrado que enrarece
las relaciones humanas. Este tema y el desarrollo de Küüni Tditmine me recordaba el célebre
Huis clos, de Sartre. Este tema se soporta sobre un argumento que describe el trabajo en una
granja, donde hombres y mujeres intentan recoger el heno y trasportado desde la calle al des-
ván; el trabajo se realiza, pero siempre quedan pacas por subir. Entretanto se establecen ran-
gos, se ostenta el mando, se entablan relaciones, se trabaja, se descansa o se juega, y, ante todo,
los personajes manifiestan sus ideas, sus reflexiones, o entran en conflicto entre ellos.
En Küüni Taitmine, Madis Kóiv prosigue en la línea del drama presentado en la anterior edi-
ción del Draama 99, Omavahelisiisi jutuajamisi tddi Elliga (`Conversaciones privadas con tía Elli'),
al conjugar en la misma pieza la realidad con los estados interiores provenientes del incons-
ciente, o con las obsesiones; y al dejar planteadas cuestiones de índole existencial que buscan
respuestas satisfactorias, Para dar salida a estas cuestiones, Kóiv y Runnel muestran el interior
de los personajes, normalmente a través de reflexiones en forma de monólogo, y su com-
portamiento externo, a través de las acciones o los diálogos, que no siempre responden a las
cavilaciones.
Tonu Lensment, el director; ha cuidado la dirección de actores que, sin sobresalir ninguno,
todos están a notable altura. Sin embargo, la puesta en escena es poco clarificadora: acumula
demasiados objetos o acciones, sin priorizar. De este modo, causa la sensación de que ha
tenido muchas ideas, pero que no ha resistido la tentación de volcarlas todas sobre la escena.
Por otra parte, la iluminación, que podría utilizarse para diferenciar los estados interiores de
los personajes, se emplea con escaso valor de significación.
Kdrbes ("La mosca') es una novela de un escritor estoniano de comienzos de siglo, Antón
Hansen Tammsaare, adaptada porTonu Lensment. Kdrbes cuenta dos historias, la de una mosca
que convive con el escritor protagonista, y las relaciones de una chica con dos estudiantes.
Ambas historias coinciden en la oscilación entre el sufrimiento y el placer o gozo. El principal
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Connecting people, de Jouko Turka. Liina Vahtrik i Raivo E. Tamm.
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problema de esta pieza radica quizás en el relativo interés del argumento, pero ante todo en
la adaptación, donde Lensment no ha encontrado la manera para traspasar al plano de la
mimesis o de los signos las abundantes narraciones de autor omnisciente, recurriendo a la
figura de dos narradores que ralentizan, cuando no detienen la acción; al tiempo, los diálogos
no muestran conflictos y la acción dramática es casi inexistente. La puesta en escena de Lens-
ment insiste en la palabra con unos actores que realizaron una interpretación bastante exter-
nalizada,
Llegaron a Tartu, precedidos de interés, dos propuestas basadas en dos jóvenes autores:
Connecting people, del finés Jouko Turka, y Tanja, Tanja (Tania, Tanial de la rusa Olga Muhhina.
Connecting people, una comedia que ha encontrado dificultades en Finlandia para ser repre-
sentada, sitúa sobre un escenario desestructurado a una colección de personajes de diferen-
tes clases sociales, desde el presidente de Nokia hasta una joven y mísera chica, obligada a
prostituirse, u otros marginados por la sociedad; junto a estos personajes de ficción, incluye a
otros extraídos de la realidad, estableciendo un doble plano para la representación con el pro-
pósito de buscar el distanciamiento y provocar la reflexión del espectador. Dentro de una
estructura fragmentaria se relacionan los personajes movidos por el sexo, la violencia, la ter-
nura, etc., y se ponen en evidencia conductas como la homosexualidad del presidente o la
codicia de otros personajes.Tras muchos, variados y, a veces, rocambolescos episodios, al final
el capitalismo continúa con la fuerza de su poder. El texto resulta excesivo, con demasiadas
repeticiones, y, tal vez, hubiera requerido la intervención del director; de este modo, por ejem-
plo, la última escena tiene una duración de casi media hora sin que se aporten datos de inte-
rés. Asimismo se aprecia un alargamiento innecesario de escenas; la puesta en escena del
director finlandés Erik Sóderblom es redundante, con repeticiones de acciones o inclusión de
elementos o pequeñas situaciones que rompen el ritmo, sin aportar novedad alguna. Intenta
el distanciamiento y la ruptura de los códigos tradicionales del teatro.
Olga Muhhina plantea en Tanja, Tanja una historia en tres planos: el real, que se representa
en un jardín de invierno; el de los escapes para soportar una existencia agobiante, por delante
del jardín en la zona de proscenio; y el de las esperanzas, a través del espacio sonoro creado
por un tren que, de vez en cuando, pasa. La obra se desarrolla principalmente en el jardín, un
ambiente cerrado y opresivo, y allí tres hombres y tres mujeres protagonizan episodios de
encuentros y desencuentros, personifican las frustraciones, ahogan las penas en alcohol, se eva-
den con el sexo o se dejan llevar por la violencia. Los personajes responden a un nombre,
pero detrás de él no se concretan existencias determinadas. Tanja, Tanja es un texto inquie-
tante y confuso, no sólo para aquel que no domina la lengua, sino también para los autócto-
nos, con una puesta en escena de Kaljiu Komissarov que ayuda poco a comprenden por el
problema de situar junto al foro el jardín de invierno, que es la zona donde los personajes
pasan más tiempo. La iluminación presenta algunas zonas de penumbra, sobre todo cuando la
acción se desarrolla en la parte trasera del jardín.
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Una revisión de Shakespeare
La compañía Vat Teater, dirigida por Rein Agur, presentó su peculiar visión de un texto clá-
sico, Enrique V, de Shakespeare. Como hiciera hace un par de años en el anterior Festival con
Coriolano, Agur trasforma los textos del dramaturgo inglés en una sucesión de acciones, refe-
ridas en el caso que nos ocupa a contar la guerra entre ingleses y franceses y algunas escenas
de corte. Para tal fin se ayuda de objetos escénicos que muchas veces manipulan los propios
actores, vídeos en pantallas de televisión y los juegos de los actores con rápidos movimientos,
sorpresivos unas veces, en busca de la comicidad otras. Es un tipo de teatro que cuenta con
adeptos, aunque acaso la propuesta en su conjunto quede algo banalizada. En cualquier caso,
es un teatro que suscita opiniones encontradas y que rompe los moldes de un modo de
entender el teatro muy formal.
Enrique V, versió de Vat Teater.
Actor: Tonu Oja.
Fotografia:Priit Grepp.
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